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Resumo 
O presente trabalho é parte de uma metodologia experimental que visou explorar as virtualidades da imagem 
artística na análise de conteúdos. Expõe um documento com um conjunto de obras onde se apresenta aos alunos do 3º 
ciclo o espaço e a sua representação. Assim, foi efectuada uma pesquisa nas páginas da Internet - em bancos de 
imagens, museus on-line e bibliotecas virtuais - pois esta permite o acesso rápido a informação rigorosa, sendo um 
precioso auxiliar dos docentes na preparação das suas aulas. Seguidamente, e utilizando o MSPowerPoint, foram 
organizadas as imagens em sequência cronológica. Foi intenção, com a sua visualização e respectivas explicações, 
tornar a apresentação de conteúdos mais actual, interessante e motivadora. 
 
 
Introdução  
O desejo de expressão pela arte é tão profundamente humano que desde a Pré-História se tem 
manifestado sem interrupção em todo o planeta. Tudo o que sabemos da existência humana – 
exceptuando o que as ossadas nos ensinam – fica a dever-se ao seu legado artístico. As obras de arte 
constituem preciosos documentos que nos falam de modos de ver e sentir dos homens e das suas 
diferentes formas de estar no mundo.  
Sendo a imagem artística uma importante fonte de informação da humanidade foi por nós 
materializada uma “viagem” ao longo da história da representação do espaço tridimensional na pintura, 
desde a Pré-História até ao século XX, no intuito de abordar o conteúdo do 3º ciclo - o espaço e a sua 
representação. Ao todo, o documento acolhe uma obra significativa de cada período. Elegemos a imagem 
pois, segundo Muñoz (1997), ela tem a capacidade de:  
 
o despertar e atrair a atenção dos alunos; 
o contribuir para optimizar a capacidade perceptiva; 
o ajudar a formar imagens e conceitos correctos e objectivos;  
o favorecer a compreensão e melhorar a integração da aprendizagem;  
o gerar atitudes de participação activa e fomentar a cooperação entre os alunos; 
o favorecer a reflexão e o espírito crítico. 
 
Escolhemos imagens artísticas pois, para além de serem agradáveis e interessantes, fornecem-nos 
muita informação sobre a representação gráfica do espaço. 
A preferência pelo suporte tecnológico teve em consideração que este tipo de recursos permite, 
segundo Rodríguez Diéguez & Barrio (1995), potenciar três aspectos para manter a atenção:  
 
o apresentam o objecto com maior intensidade (cor, tamanho, etc.); 
o permitem controlar a amplitude do número de estímulos; 
o admitem dosear a duração da atenção.  
 
No caso dos diapositivos em suporte MSPowerPoint, pode ser mantida a sua projecção até esgotar 
todas as possibilidades de observação. O apoio do MSPowerPoint, em termos técnicos, além da facilidade 
de manipulação uma vez que quase toda a informação foi retirada da Internet, permite ainda: 
 
o com o escurecimento da sala, a atenção dos alunos ficar focada na tela; 
o a ampliação da imagem, facilita a visualização de detalhes; 
o facilidade de manipulação, pois é possível voltar atrás e parar na imagem pretendida; 
o possibilita uma organização sequencial do assunto a tratar na aula; 
o facilita a apresentação de obras de arte. 
 
Sendo ainda nossa convicção que, em termos pedagógicos, pode: 
 
o dar maior impacto ao assunto apresentado;  
o economizar tempo de exposição, pois o visual seleccionado facilita a compreensão; 
o acelerar a aprendizagem e aumentar a retenção da informação. 
 
É importante referir que a imagem não substitui o professor; pelo contrário, é um prolongamento 
das suas capacidades de comunicação. Ao explorarmos o documento, em termos metodológicos tentámos, 
como Rodríguez Diéguez (1977):  
 
1. formular questões relacionadas com o tema;  
2. provocar soluções nos alunos em relação ao tema;  
3. realizar actividades explicativas.  
 
Referimos ainda que o objectivo de mostrar trabalhos de arte aos jovens não é ensiná-los a analisar 
quadros ou a reconhecer uma obra de arte, mas sim apresentar conteúdos focalizando o processo e não a 
obra. 
 
 
O documento 
Cedo o Homem adquiriu a capacidade para comunicar visualmente o que via através do desenho e 
da pintura. Assim criou a linguagem visual. Mas em cada civilização o Homem apresenta formas de 
comunicar ideias semelhantes mas com expressão própria. Como veremos a seguir cada cultura, segundo 
os seus valores, «viu» o mundo de forma diferente. Além de que a percepção do espaço não é um 
fenómeno puramente visual e nele entram outras variáveis, nomeadamente o convencionado.  
Veremos pois, que ao longo dos séculos existiram múltiplos artifícios destinados a reproduzir o 
espaço tridimensional numa superfície bidimensional, de acordo com a cultura e as experiências pessoais 
de cada artista. 
 
 
A arte Pré-Histórica e a representação do espaço 
Há cerca de 15 mil anos, o Homem do paleolítico vivia em cavernas e abrigos naturais que 
também utilizava como santuários nos quais praticava o ritual de gravar e pintar nas paredes fauna e cenas 
de caça, descobrindo as possibilidades expressivas da linguagem visual. Concluiu-se que estes pintores 
usavam terra misturada com sangue, gordura e sumos de plantas para fazer pigmentos. Estas tintas eram 
então armazenadas em ossos ocos e aplicadas com pincéis feitos de paus com pelos de animal ou folhas. 
Lamparinas, feitas com gordura de animal, em pedra ou vasos de barro, ou tochas a arder, 
providenciavam uma luz ténue ao artista. 
 
 
Ilustração 1 – Pré-história. Touro, Lascaux. 
 
A Ilustração 1 é um touro na parede da gruta de Lascaux, França. Aqui, poderemos perceber como 
o homem pré-histórico tem uma aguda percepção e como ele observa a natureza, aproveitando até as 
saliências das rochas para conseguir dar uma impressão de profundidade. Um exemplo dessa 
profundidade pode ser observada no comprimento do corno do animal. O corno mais próximo é maior 
que o mais distante e mais bem definido. Este indicador também é patente nas patas dianteiras, com a que 
está em primeiro plano mais nítida e com mais detalhe. Podemos hoje dizer que o Homem pré-histórico 
fazia uma pintura que pode ser considerada tão importante como qualquer obra de arte de um grande 
mestre. 
 
A arte Egípcia e a representação do espaço 
A ideia comummente aceite de que a arte Egípcia era sem profundidade está errada (Arnheim 
(1980[1954]), pois esta era indicada através de objectos ocultos, e a um grau menor por representar 
objectos distantes com menos detalhes do que os que estão mais perto. Também em muitos exemplos do 
antigo Egipto os objectos próximos eram colocados no fundo da superfície e os objectos distantes a um 
nível mais alto (elevação).  
 
 
Ilustração 2 – Egipto. Mural, Tebas, 1500 a.C. 
 
A Ilustração 2 mostra um exemplo do uso da interposição (objectos escondidos), na arte egípcia. A 
pintura mural egípcia descrevia cenas em bandas, e assim vemos na banda de baixo o que está em 
primeiro plano e na banda de cima o que está em segundo plano. Estes corredores de pessoas parecem 
curiosos porque não apresentam os objectos da forma a que os nossos olhos estão habituados a ver. As 
figuras Egípcias parecem estranhas devido a padrões artísticos que mostram o corpo frontal (com ombros 
largos) e uma cabeça em perfil. As duas pernas são normalmente mostradas, bem como dois pés direitos 
(ou esquerdos), conforme o lado para o qual a figura está virada. No entanto, pelo menos um tipo de 
indicador de profundidade mantém-se: o uso do objecto oculto para mostrar quais são os objectos que 
estão mais próximos do espectador e os que estão mais longe. Segundo Zunzunnegui (1995), a  
antiguidade egípcia valorizava-se a representação das coisas em função de como eram e não de como se 
viam desde um ponto de vista. Neste sentido as pessoas retratadas da forma real, sem traços convergentes 
exigidos pela perspectiva linear, demonstram uma forma perfeitamente válida de mostrar a realidade.  
  
 
A arte Grega e a representação do espaço 
Com a emergência da sociedade clássica Grega foi desenvolvido um modo mais naturalista de 
representação. As figuras eram mostradas numa visão a ¾, os olhos tendo como referência a cabeça, os 
pés nem sempre estavam paralelos, e os objectos começaram a estar desenhados de acordo com a 
distância. 
 
 
Ilustração 3- Grécia. Perséfones y Hades. 
 
Na Ilustração 3 vemos um exemplo de arte grega. Na composição, a interposição nas pernas da 
personagem à esquerda dá-nos uma noção de perspectiva que é reforçada pelas linhas oblíquas do banco 
onde repousam os seus pés. Apesar de a cadeira apresentar as pernas de comprimento idêntico, e as mais 
distantes não serem mais pequenas como seria de esperar, outros indicadores pictóricos são o garante de 
noção de profundidade. 
 
 
A arte Romana e a representação do espaço 
A antiguidade greco-romana conhecia empiricamente a perspectiva linear mas sem nunca lhe ter 
conferido tal valor (o que viria a acontecer no período renascentista). Um exemplo da perspectiva linear é 
mostrado na Ilustração 4 referente a uma vila romana. A obliquidade dá ao observador a ideia que os 
edifícios têm volume, i.e., que as suas diferentes partes estão a diferentes distâncias do observador. Neste 
caso todos os objectos estão orientados para um só ponto, ou ponto de fuga, facilmente observável.  
 
 
Ilustração 4 -  Roma. Mural (Fresco), Pompeia. 
 
Para muitos autores a queda do império romano supôs um travão ao desenvolvimento das artes 
visuais e o começo de uma decadência que só voltaria a ter momentos de esplendor por volta do século 
XV. 
 
 
A arte Indiana e a representação do espaço 
Os indianos amam a perfeição da Natureza e têm orgulho nela, procurando compreendê-la em 
profundidade. Não é de estranhar que a arte reflicta isso mesmo. A arte indiana é «naturalista», mas trata-
se de um naturalismo fortemente condicionado: alguns códigos de representação obrigam os artistas a 
registarem sempre da mesma forma certos pormenores. Assim, a arte indiana é «naturalista» mas 
estilizada. 
Segundo Pijoan (1972), os artistas indianos produziram obras de uma beleza extraordinária, 
conseguindo realizações talvez superiores às da Europa. Na Índia, os decoradores de manuscritos fizeram 
maravilhas. Nada como as iluminuras1 nos pode fazer compreender melhor o ambiente requintado das 
cortes dos sultões.  
 
                                               
1 Iluminura – A arte de iluminar (pintar); miniatura a cores dos antigos manuscritos. (Novo Dicionário Compacto da 
Língua Portuguesa, 10ª ed., vol III, p228) 
 
Ilustração 5 -  Iluminura, 1750. 
 
Na figura (Ilustração 5), de grande delicadeza pictórica, vemos uma iluminura em que está 
representada uma dama escutando música, rodeada das cortesãs. Repare-se no toldo e nas suas linhas 
convergentes; no entanto as músicas que estão mais afastadas não acompanham esse sentido de 
afastamento, e aí a dimensão não parece ser conseguida. Observa-se, no entanto, a utilização das linhas 
oblíquas quer na mesa quer no banco, sendo que estas não convergem mas são, mesmo assim, garante de 
profundidade. A interposição é notória, para além das texturas com cores exuberantes típicas deste tipo de 
arte. 
 
 
A arte do Renascimento e a representação do espaço 
A arte da Renascença lutou por um realismo visual preciso: os pintores queriam pintar os seus 
quadros como cópia da realidade. Quando a pintura fosse observada os olhos deveriam ver a mesma 
imagem como quando se contemplava a realidade ali reproduzida. Assim, desenvolveram um método de 
desenhar um objecto, «a perspectiva linear perfeita», ou seja, a utilização de linhas e pontos de fuga para 
criar profundidade.  
Uma técnica foi desenvolvida por Albercht Dürer (1471-1528). O aparelho de Dürer consistia 
numa moldura com fios horizontais e verticais cruzados de maneira a formarem uma grelha (Ilustrações 
6a e 6b). O artista tinha uma visão fixada no local a partir da qual ele olhava através das grelha para a 
figura que iria desenhar. 
 
  
Ilustração 6a e 6b – Dürer. Durer's Perspective Machines. Dois dos aparelhos de Dürer para desenhar em perspectiva. 
 
Na mesa de trabalho era colocada uma tela ou um papel com o mesmo tamanho da moldura e 
marcada com o mesmo quadriculado da grelha. O artista copiava o que via através da grelha para a tela. O 
efeito é semelhante se pegar numa folha de papel transparente contra um vidro de uma janela e desenhar 
exactamente o que aparece na folha. Neste exemplo a ilustração reconstruída irá mostrar uma imagem na 
qual todas as pistas lineares terão uma proporção «correcta».  
 
Em 1488, Carlo Crivelli (c. 1430-1495), pintou A Anunciação, mostrada na Ilustração 7. O uso da 
perspectiva linear é evidente. O primeiro plano está tão perto do espectador que parece transportar-se para 
além do quadro plano e «saltar para nós» (Gregory, 1968). Parece claro que, para além da perspectiva 
linear, o emprego de texturas com cores fortes dá à tela uma qualidade próxima do real, que era, 
certamente, a meta a alcançar. 
  
 
Ilustração 7 - Carlo Crivelli, A Anunciação,1488. 
  
A Ilustração mostra ainda o esquema geométrico da perspectiva utilizada por Crivelli, com a 
indicação da localização do ponto de fuga e da linha do horizonte. Apesar de todas regras da perspectiva 
linear terem sido geometricamente cumpridas, o ângulo de convergência para o ponto de fuga é tão 
pronunciado que quase nos leva a concluir que seria um ponto de vista pouco exequível. 
 
O mais famoso de todos os quadros da Renascença é A Última Ceia, de Leonardo da Vinci (1452-
1519), (Ilustração 8) pintada entre 1495 e 1498, na parede do refeitório de Santa Maria delle Grazie, em 
Milão. Nunca um artista anterior tinha conseguido a precisão artística e matemática de Leonardo. Foi Da 
Vinci quem primeiro expôs claramente as leis e os princípios da perspectiva. Fê-lo nos seus «Livros de 
Notas»2.  
  
 
Ilustração 8 – Leonardo Da Vinci, The Last Supper. A Ultima Ceia, 1495-1498. 
                                               
2 No «Livro de Notas», Leonardo da Vinci “esboça um plano de estudos ordenado para uso do artista, plano que 
inclui, além da perspectiva, o estudo da forma como estão dispostos os músculos existentes junto à superfície do 
corpo, da estrutura dos olhos dos homens e dos animais e a botânica.” (Gregory, 1968: 168) 
 
 Da Vinci pintou a cena de forma a que a audiência se sentisse como parte da última ceia de Cristo. 
O efeito visual do envolvimento está grandemente dependente da forma como foram aplicadas as leis da 
perspectiva linear. A figura de Cristo é colocada no centro da composição, dominando o primeiro plano, 
que é ao mesmo tempo o ponto de fuga, mais propriamente o seu olho direito. O uso de linhas 
convergentes dá a sensação de profundidade e foca a atenção em Cristo. Os próprios braços, ao longo das 
linhas da pirâmide visual, reforçam a perspectiva (Raposo, Duarte e Rosário, 2000). 
Em meados do século XV, os pintores tinham resolvido a maior parte dos problemas geométricos 
associados à perspectiva linear.   
 
 
A arte Asiática e a representação do espaço 
Ao mesmo tempo que o período áureo da Renascença na Europa, artistas asiáticos produziam 
quadros em que alguma forma de perspectiva é usada, apesar de ser dada menos atenção à correcção 
geométrica da perspectiva linear. Os pintores orientais atribuíram características diferentes à 
representação do espaço. No seu sistema, as linhas paralelas da realidade convergem progressivamente, 
em termos de representação, para o lado do observador. Assim alarga o espaço em vez de o fechar. Os 
limites do horizonte parecem perder-se para fora do campo plástico. Gregory (1968), refere-se à pintura 
asiática da seguinte forma: “Neles a distância é representada segundo regras fixas que colidem com a 
geometria e que, frequentemente, dão lugar ao que poderíamos considerar um perspectiva invertida – 
linhas que divergem em vez de convergir quando a distância aumenta.”  (Gregory, 1968: 168) 
Os artistas asiáticos usavam particularmente a perspectiva atmosférica, na qual os objectos 
distantes eram mostrados de forma mais dispersa do que os mais próximos.  
 
 
Ilustração 9 – Landscape, China, 16th century. 
 
A Ilustração 9 apresenta uma paisagem pintada num biombo de seda e linho, revelador do tipo de 
pintura chinesa da época. Aqui a perspectiva visual é conseguida através do posicionamento vertical, 
objectos distantes estão no topo do quadro e os mais próximos no fundo. A obliquidade dos edifícios dá-
nos uma noção de prolongamento do espaço visual. Muitos destes biombos são representações de 
histórias passadas em locais encantados.    
 
 
A arte do séc. XIX e a representação do espaço 
Os filósofos gregos chamaram à arte uma “imitação da natureza”. Essa imitação deixou de ser a 
preocupação dos artistas da segunda metade do século XIX. Estes desenvolveram uma nova forma de 
representar a arte onde a percepção da realidade foi capturada por cores e movimento, abandonando a 
perspectiva linear e o realismo estabelecido durante a Renascença. Isso aconteceu como reacção à 
invenção da máquina fotográfica, que retratava as cenas reais com fidelidade. Os pintores não podiam 
fazer melhor, de forma que desenvolveram um novo estilo de arte, onde o principal efeito é obtido pela 
reacção emocional ao quadro em vez da correcção visual. Outros factores contribuíram, incluindo a 
crescente liberdade pessoal, uma maior compreensão das qualidades da cor e a invenção de novas tintas a 
óleo que permitiam aos artistas maior mobilidade, passando a ser possível a pintura ao ar livre em 
paisagens naturais. A perspectiva linear foi trocada pela perspectiva aérea, identificando-se esta mais com 
a nova visão do mundo dos artistas dos finais do século XIX, criando uma imagem mais sonhadora.   
De uma forma geral estes artistas distorceram as leis da perspectiva linear. A ideia de que todas as 
linhas deveriam ser orientadas para um único ponto de fuga foi abandonada. Por exemplo a forma como 
Vincent van Gogh (1853-1890), pintou o seu quarto em Arles (Ilustração 10).  
 
 
Ilustração 10 - Vincent van Gogh, Quarto de Arles, 1889. 
 
Algo está «errado» com este quadro. As linhas não convergem, e seria impossível colocar uma 
cama real no espaço que ela ocupa no quadro. As cadeiras não estão «bem», especialmente se as 
compararmos com o tampo da mesa. A janela nunca fecharia. Os quadros na parede parecem cair… Esta 
representação não é correcta sob o ponto de vista da perspectiva linear, mas o que Van Gogh queria, 
provavelmente, era causar tensão dinâmica entre os espectadores. Do mesmo modo utiliza a dimensão e 
orientação espacial, isso é visível na diferença de tamanho entre as duas cadeiras – “A diferença de 
tamanho que ajuda a criar profundidade é sublinhada pela semelhança de cor, forma e orientação 
espacial.” (Arnheim (1980[1954]: 81). 
 
 
A arte do séc. XX e a representação do espaço 
No início do séc. XX, a arte moderna foi completamente revolucionária, pois caracterizou-se pela 
quebra de todas as regras (da arte). Encontrámos uma dúzia, ou mais, de estilos. Perspectiva linear e 
ilusão de profundidade foram substituídas por uma arte em que o suporte teórico passou a ser componente 
fundamental. O grau de correcção linear deixou de ser referência para os pintores.  
Muitos artistas modernos criaram a sensação de profundidade utilizando formas revolucionárias. 
Exemplo disso é o trabalho de Pablo Picasso (1881-1973), Les Demoiselles d’Avignon (As Meninas de 
Avinhão, Ilustração 11), do início do período cubista, que representou algo de completamente original.  
 
 
Ilustração 11 - Pablo Picasso, Les Demoiselles d’Avignon, 1907. 
 
Os nús são representados como se Picasso os visse através de um vidro quebrado. Até a própria luz 
parece ter sido despedaçada em pequenos fragmentos. Outra forma de imaginar o que fizeram os cubistas 
“consiste em pensar o artista como se servindo de um abre-latas, desdobrando o mundo tridimensional 
de um modo a que este se ajuste a uma tela bidimensional.”  (Januszczak & McCleery,1984[1982]: 61). 
Aqui o observador é confrontado com uma montagem de linhas visuais fortes, mas, ao contrário da 
pintura Renascentista, as linhas apontam para todas as direcções. Aqui não há ponto de fuga. Os nús são 
vistos de uma forma tridimensional, pois de repente as figuras parece que saltam da tela, estão mais 
próximas e os traços têm profundidade. Picasso não só nos mostra partes, mas às vezes mostra partes de 
diferentes perspectivas. Assim, na mesma personagem podemos ver um olho desenhado de uma 
perspectiva frontal e um olho de perfil. A figura do quadro que se encontra à direita está sentada ao 
mesmo tempo de frente e de costas para nós, como se o pintor tivesse caminhado à sua volta e em seguida 
incorporado tudo o que viu num só aspecto. Pistas lineares fortes que sugerem um tipo de ponto de fuga 
aparecem no mesmo quadro com outras pistas lineares que sugere um outro ponto de fuga. Picasso 
quebrou as regras da prática artística convencional, e reconstruiu a sua imagem da realidade com um novo 
conjunto de regras. 
 
Outros artistas modernos subverteram as convenções do passado, como nos trabalhos de 
M.C.Escher (1898-1972). Na Ilustração 12, uma litografia de 1960 intitulada Ascending and Descending 
(Escada acima e escada abaixo), vemos uma interpretação de monges a subir e descer uma escada.  
Poderíamos pensar que os artistas modernos voltaram a usar a perspectiva linear perfeita de forma 
a retratar realisticamente o que viam. Puro engano! Para Escher a realidade pouco interessa, antes pelo 
contrário, prefere criar mundos impossíveis que apenas pareçam reais (Raposo, Duarte e Rosário, 2000). 
Assim, somos confrontados com uma escada que não tem fim onde tanto se pode subir como descer, sem 
que no entanto se consiga chegar nem acima nem abaixo. A mistura deliberada de pistas destina-se a 
confundir a nossa percepção. Neste trabalho, o artista joga com as leis da perspectiva para produzir 
surpreendentes efeitos de ilusão de óptica. Fascinado pelos paradoxos visuais, Escher chegou à criação de 
mundos impossíveis.  
 
 
 
Ilustração 12 - M.C.Escher, Ascending and Descending, 1960. 
 
Finalmente aquela que é, provavelmente, a artista portuguesa de maior projecção internacional: 
Maria Helena Vieira da Silva (1908-1992). O estilo inconfundível de Vieira da Silva é uma das 
referências determinantes na arte abstracta. Para alguns artistas abstractos, o que afecta na realidade a 
pintura é a forma, a cor, a linha e a textura, e não a cópia do objecto; as formas, principalmente 
geométricas, os triângulos, os rectângulos e quadrados que se encontram na tela criam a ilusão de estas 
mesmas formas se projectarem através dela. A pintura de Vieira da Silva é considerada uma inovação 
pois sugere a ideia de uma profundidade pura, ao invés do abstraccionismo de Mondrian e Malevicth que 
é somente bidimensional (Luz, 1998). Exemplo significativo é o quadro intitulado Ville, (Ilustração 13). 
 
 
Ilustração 13 – Maria Helena Vieira da Silva, Ville, 1945. 
 
Vieira da Silva realizou uma pintura que aborda um "espaço labiríntico e vertiginoso", que nos 
leva muitas vezes ao urbano: corredores infindáveis, profundos túneis que são atravessados por uma luz 
que parece uma névoa. As suas composições procuram inspiração nas grandes cidades, como Lisboa, que 
são percepcionadas como imagens vagas, imensamente sugestivas e conotadas com a poesia (Luz, 1998).  
«Vieira retém da cidade apenas a estrutura gráfica de uma memória tão próxima quanto 
distanciada, através de vaivém de múltiplos planos transparentes que avançam e recuam, como espelhos 
multifacetados, que reflectem a luz de um espaço simultaneamente todo cheio e todo vazio .» (Eurico 
Gonçalves, 1992, p.14 in Luz, 1998) 
 
Em suma, não é que os artistas modernos tenham repelido as leis da perspectiva visual mas 
usaram-nas de formas mais criativas.  
 
 
Conclusão 
A imagem artística é uma poderosa ferramenta susceptível de explorar novos parâmetros da nossa 
percepção. Abre-nos a novas significações, novas descobertas, novas conotações. Passamos do «olhar» ao 
«ver». Assim, enriquece o nosso universo cultural e científico. Acredita-se que esse enriquecimento nas 
idades da adolescência pode concorrer para o desenvolvimento da percepção visual, de capacidades 
expressivas e de criatividade, e também para o aperfeiçoamento das suas capacidades cognitivas.  
O uso de imagens artísticas nas aulas faz ainda com que, professor e alunos, estejam mais 
motivados, pois a sua aplicação pode proporcionar experiências inovadoras de comunicação. 
Relembramos que a utilização da imagem no processo ensino/aprendizagem só é reconhecida se usada em 
combinação com métodos que favoreçam a comunicação e permitam uma maior participação por parte 
dos alunos, pois como sabemos a imagem, só por si, não ensina. É imperioso acautelar que toda a 
projecção de imagens deve responder a uma planificação didáctica que seja explícita e que incorpore 
actividades prévias e posteriores dos alunos e que permitam aprofundar conteúdos de uma forma crítica. 
Por último, diríamos que o acesso a informação retirada da Internet é um importante auxiliar do 
professor. Este é apenas um exemplo extraído da infinidade de informação existente. O professor pode 
escolher de entre tal oferta aquilo que melhor se adequa aos conteúdos que pretende abordar.  
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